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COMENTARIO DE ALGUNOS ASPECTOS DEL ARTÍCULO DE_RAMON 
BARCE: DOCE ADVERTENCIAS PARA UNA SOCIOLOGÍA DE LA MUSICA 


I.-INTRODUCCION 


Ramón Barce ha sido considerado como una de las figuras más destacadas de 
la generación de 1951 y uno de los compositores más importantes del siglo XX, fue 
uno de los iniciadores de la vanguardia musical europea, fundando grupos y dirigiendo 
revistas y conciertos, ha sido crítico musical, ha traducido tratados, ha escrito ensayos 
sobre técnica, estética y sociología de la música, autor de más de un centenar de 
obras musicales. 

El texto de Ramón Barce se titula Doce advertencias para una sociología de 
la música, pertenece a Cuadernos de Música Iberoamericana. Volumen 1 publicado 
en 1996. Se estructura en doce apartados cuyos títulos contienen algunas de las ideas 
principales del texto. Para realizar el comentario utilizaremos algunas frases tomadas 
del texto de Barce, localizadas en él a través de las notas y extraeremos de ellas ideas 
intertextuales y extratextuales. 


2 -EL TEXTO 


El texto está basado en las teorías de Adorno. En "Disonancias" e "Introducción 
a la sociología de la música" Adorno expone sus consideraciones sociológico- 
musicales sobre las que desarrolló su filosofía sobre la nueva música. En ambos 
escritos, el filósofo expone su visión sobre las transformaciones sufridas por la música 
ante la pujanza de la sociedad industrial y de masas, así como la posición que debe 
adoptar el músico ante tales cambios. 


“La sociología de la música es, como todas las sociologías una disciplina 
joven,[...] pugnando por encontrar [...] unos métodos adecuados” 


A fines del siglo XIX surge la sociología. El método sociológico es el 
procedimiento para estudiar a un conjunto de personas en su situación, relación y 
desenvolvimiento social, ocupándose principalmente de las sociedades modernas y 
tratando de una diversidad considerable de cuestiones.Los métodos sociológicos son 
los de cualquier rama de la ciencia. Consisten en: 


1) Prestar atención a un rasgo de la situación social. 
2) Construir una hipótesis acerca de su naturaleza. 
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3) El resultado es una definición más exacta y una clasificación tanto del hecho 
de que se trata como de la vida de la comunidad en la que se inserta. 

La Sociología de la Música estudia la música como producto social, analizando 
los procesos socio-económicos, políticos, ideológicos, culturales, históricos 
proporcionando perspectivas para enriquecer nuestro conocimiento. 


“Hay de entrada una sospecha hostil en el gustador de música ante 
elucubraciones que considera ajenas al hecho musical” ? 

“Los mayores enemigos de la sociología de la música están dentro. Son en 
primer lugar los sociólogos empíricos [...] y en segundo lugar los historiadores [...] 
Pueden ser vías de penetración justa [...] pero siempre a condición de que se 
sustenten sobre una reflexión previa y, sobre todo de que apunten hacia algún objetivo 
auténticamente social. Y ese podría ser el planteamiento correcto de problemas 
actualísimos como son los de la relación entre público y novedad artística, o el de 
vanguardia musical o el de arte experimental, o el de los movimientos retrógrados 
hacia el pasado o el de la relación o dependencia entre música y política, entre música 
y contenido extramusical* 


Aunque la obra de arte tiene la posibilidad de pervivir y de ser percibida por 
personas de épocas posteriores, el compositor, cuando compone está inmerso en una 
sociedad y se dirige a un público. La recepción de su obra se producirá de manera 
diferente según el auditorio al que esté dirigida. Por muy libre que sea el compositor no 
deja de buscar la conquista del éxito y sobre todo desde las épocas en las que se 
acabaron los mecenazgos. La libertad creadora estaba supeditada a la aceptación y 
en gran medida condicionada por las necesidades económicas. El vínculo del 
compositor con ciertos movimientos artísticos, la necesidad de aceptación de su grupo 
es de características sociales y se dan situaciones comunes en las distintas artes, al 
hablar de música estamos hablando del individuo que la crea y que está inmerso en 
una sociedad. 


2 “Que el mensaje del arte sea polivalente no es en verdad una peculiaridad de 
la música” 


Si buscamos un significado a la música encontramos múltiples significados. 
Desde el punto de vista sociológico habrá tantos mensajes como oyentes y en la 
misma música el mismo oyente, según el contexto y el momento de la recepción, 
podrá encontrar significados distintos. Hay machas corrientes en la historia de la 
música que formulan su música pretendiendo establecer un mensaje claro y en cierto 
modo reconocible. 


“En arte no puede haber “engaño [...] Los datos están a la vista (al oído). El 
único engaño podría estar en circunstancias externas a la obra, tales como una 
publicidad hábil, unos comentarios atractivos, una intencionalidad equivoca, una 
presentación ventajosa (ocasión, local, intérpretes)” 


El reconocimiento del arte desde el punto de vista del público es una 
importantísima cuestión que está influenciada por otras circunstancias fuera de la obra 
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misma, como el que la obra sea de un compositor de reconocido prestigio. Si la obra 
es de un lenguaje complejo o difícil, la recepción será diferente si el autor se llama 
Stravinski, Boulez o Schoenberg o si se trata de un autor desconocido. Sobre todo 
entre un público culto, ya que un público que desconozca la valía, importancia y 
repercusión de la figura del compositor solo se fijara en el hecho musical, y su falta de 
conocimiento de lenguajes del siglo XX o XIX le hará no entender una música que 
desconoce. 

Por otro lado si la obra de un compositor novel es tocada por un intérprete 
magnífico y con un gran poder de atracción de masas, esa obra tendrá más 
posibilidades de saltar a la fama. 


“Podría decirse que la música dispone de dos vías musicales de expresión 
para los contenidos extramusicales: la imitación y el Ethos*? 


Hace un catalogo de la imitación incluyendo en ella el simbolismo de la música: 
Reproducir con sonidos lo que ya es sonoro, cita musical, simbolismo de las alturas , 
creación sensorial de espacio a través de la interválica, la dinámica fuerte-débil, el 
tempo rápido- lento, el pulso, los timbres instrumentales pueden estar cargados de 
ciertas connotaciones de lo que se espera de ellos, un modo de ataque en los tratados 
de orquestación se califican como bucólico, épico... 

Este planteamiento es Aristotélico, Aristóteles cree que la imitación de la 
naturaleza nos ayuda a conocer mejor la verdad, enriqueciendo al hombre. 

Zarlino en su Instituzioni Harmoniche de 1555 se apoya en los clásicos 
grecolatinos para lograr reflejar la musicalidad de las palabras y establece una 
gramática en la que utiliza los intervalos, los silencios, los ritmos, etc., creando Figuras 
Musicales encasilladas, una especie de vocabulario musical, que sirva desde un punto 
de vista didáctico al músico que pretenda componer de acuerdo con el texto. Las 
figuras musicales pueden producirse por diversos medios: 


e Por los Contenidos Interválicos: por ejemplo la segunda Mayor, la tercera 
Mayor y la sexta Mayor melódica son en esta gramática, sentimientos duros 
como la pesadumbre o el dolor y la segunda menor, tercera menor y la sexta 
menor, melódica, son sentimientos blandos. 

e Por el Movimiento melódico. Clasificándolos como Naturales y Accidentales. 
Naturales son los que tienen lugar entre las notas naturales sin que intervenga 
ningún alteración accidental: su significado se acerca a movimientos más duros 
y viriles. Los movimientos Accidentales son los que se efectúan con el auxilio 
de las alteraciones accidentales, que se señalizan con los signos + y b y dan 
lugar desde el punto de vista de Zarlino a intervalos dulces, y lánguidos 


La Camerata Bardi en 1590 mantiene la necesidad de expresar el contenido 
del texto de un pasaje y la incoherencia de la música polifónica que significa la 
superposición de afectos. Pretenden el abandono de la composición contrapuntística y 
en su idea de la vuelta a la antigúedad van a producir el nacimiento del recitativo, que 
está relacionado íntimamente con el nacimiento de la opera y que va a constituir uno 
de los mayores ejemplos de plasmación de los afectos en música. 

El siglo XVII intenta una sistematización de la teoría de los afectos. A cada 
palabra dotada de una carga semántica le corresponde por analogía una “harmonía” 
equivalente en música. 
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El Barroco tomó del renacimiento el simbolismo sonoro Los compositores del 
Barroco crearon figuras retóricas, con sus nombres griegos y latinos. Estas figuras 
retóricas responden a diferentes procesos simbólicos: 

e Letras y sílabas: se produce escribiendo nombres o iniciales con las letras que 
representan a los sonidos. La es la A, Si es la B, do es la C...O buscando la 
relación entre las letras y los números construyendo un alfabeto numérico, por 
ejemplo la A es el 1 la B es el 2 

e Simbolismo numérico en el que por ejemplo el Tres se utiliza para la trinidad, la 
perfección, el espíritu, el cuatro estaría relacionado con lo mundano, el doce 
serviría para una clara alusión a los Apóstoles o a la Iglesia. 

e  Grafismos expresados interválicamente como el signo de la cruz de Cristo, que 
se da mediante la disposición de las notas en forma de cruz 

e Procedimientos imitativos como el Canon que va a indicar persecución, o la 
sumisión a la ley. 

e El silencio representa un corte, la muerte. 

Diseños melódicos de ascenso o descenso, la altura de sonido puede 

representar a una Montaña 

e El uso de los instrumentos también pueden expresar uno u otro afecto por 
ejemplo los instrumentos cuerda podían ser utilizados para la música religiosa 
, lo que no ocurría con los de viento 

e La alegría se expresaba por: El Modo Mayor, la consonancia, el registro 
agudo, los tiempos rápidos, o el uso del Estaccato 

e La tristeza se expresa por el uso del modo menor, de la disonancia, del registro 
grave de los instrumentos o voces, del tiempo lento, y de la ejecución en 
legato? 


A finales del siglo XVIII la semanticidad de la música alcanzará su punto 
culminante en el lenguaje del Romanticismo”. 


“Una corriente sociológica e historicista ...da por descontado que existe un arte 
progresista y un arte reaccionario el primero lucharía constantemente por encontrar 
nuevos medios de expresión el segundo se mantendría sólida y cerrilmente anclado en 
la tradición... se entiende que el primero pasa a ser considerado como 
intrínsecamente bueno, y el segundo como intrínsecamente malo” 


La relación entre música y política está muy clara. La mayoría de los 
movimientos artísticos han estado influenciados grandemente por las situaciones 
políticas que han vivido los artistas. Esto se ve clarísimamente desde la primera guerra 
mundial, con las apariciones de los fascismos que propugnan un arte ideal y condenan 
otros como monstruosidades indignas, condicionando de esta manera la percepción 
de la sociedad en la que viven. En España se vivió una situación de cerrazón política 
que no permitió la entrada de la vanguardia hasta la generación de 51. Los 
compositores en momentos de cerrazón y de imposición política de la cultura se ven 


% Sobre esta doctrina de los afectos escriben entre otros autores: Descartes, en Les passiones del lame 
(1649) que menciona seis formas principales de afectos, seis estados de ánimo elementales y simples: 
admiración, amor, odio, deseo, alegría, tristeza; Marin Mersenne en 1636 con su obra Harmonie 
Universelle, Athanasius Kirchen en 1650 con su obra Musurgia universalis, y J. Matheson en Der 
volkommene Kapellmeister escrita en 1739. 
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obligados a solventar esas situaciones con ciertos trucos, como el que utilizaba Ligeti 
para producir obras en un lenguaje sumamente innovador que finalizan en V-| para 
que no pudieran ser recriminadas de utilizar un lenguaje no tonal. Hay autores que han 
comentado su incapacidad de crear en el exilio, esto le ocurrió a Luis de Pablo que 
tuvo que emigrar por razones económicas a Canadá, y comenta su imposibilidad de 
componer en esa época. 


“Se exigía así en nombre de la moral, un “Estilo moderno” como podría exigirse 
una adscripción a una partido político”? Barce plantea una defensa de los músicos 
regresistas aludiendo la necesidad de un retorno a la composición del pasado, así 
como que los compositores progresistas insistían en que los regresistas no eran 
innovadores. 


En el punto 6. La sociología catastrofista de Adorno “lo que se admira de la 
nueva música (nueva se entiende en 1914) es su carácter “final” de absoluta asunción 
de si propia, en una especie de autofagia siniestra en la que la historia de la música 
llega a su término [...] La música termina con Schónberg [...]” “La “nueva música”, 
según Adorno, nace para luchar contra el mercantilismo, contra la conversión de la 
obra de arte en mercancía, consigue su propósito, puesto que nadie la quiere y por lo 
tanto no se comercializa.” “La “nueva música” a la que el se refiere (Schoenberg sobre 
todo y Alban Berg) está hoy perfectamente comercializada [...] El único problema real 
de las novedades consiste en su asimilación” 

Barce comenta las posturas de Adorno frente a la nueva música, resulta 
interesante esa visión de que la música del siglo XX quiere luchar contra el 
mercantilismo. La idea de obra de arte como producto vendible y la idea de necesidad 
artística de expresión sin un fin material se trabaja aquí. Adorno piensa que "la cultura 
industrial “transforma obras de arte en objetos al servicio de la comodidad. 
Schoenberg en su tratado de armonía explica la historia de la música como la 
capacidad del hombre para acostumbrarse a los armónicos más lejanos. Cuanto más 
frecuentas un tipo de música, cuanto más lees y conoces más aprendes a valorar y a 
disfrutar de ella. 


Barce dice “la ¡dea de empezar el arte desde cero...es un sentimiento 
claramente juvenil. El joven no tiene historia [...] .ese nihilismo juvenil tiene algo 
positivo el avistamiento de objetivos distantes, incluso imposibles que no podrían ser 
contemplados desde una perspectiva más moderada.? 


Es interesante como compositores considerados de vanguardia en sus últimos 
años regresan a una situación menos vanguardista como el caso de Arnold 
Schóenberg que sus últimas obras son tonales. 


En el punto 8 Contemplando el guiñol debate sobre la importancia del 
intérprete que en una visión romántica se magnifica infravalorando la obra. 

En el siglo XX las técnicas de la música aleatoria han convertido al intérprete 
no solo en mediador, sino en autor, en cierta medida recobrando al intérprete del 
barroco del clasicismo y del romanticismo que era a un mismo tiempo un virtuoso y un 
compositor. Recordemos que gran parte del repertorio del Bajo continuo del Barroco 
está mínimamente anotado con un pequeño esquema carente de armonía que a veces 
está cifrada con indicaciones numéricas. El intérprete de entonces se le suponía lo 
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suficientemente hábil para decidir de una manera improvisada la realización de ese 
bajo. 


En el 9 Música y política: el problema del “Arte para todos” Plantea en contra 
de las ideas platónicas una visión elitista de la cultura aludiendo a que una mayoría de 
la población va a rechazar las maravillas artísticas que se le proponen y que otra 
parte de la población solo aceptaría de esas maravillas la música Barroca, clásica o 
ramántica, ignorando las contemporáneas y plantea problemas morales en obligar a la 
población a escuchar lo deseablemente bueno. ¿Hay que educar al público? Yo creo 
que sí Parece estar demostrado que si a niños pequeños les hacemos escuchar 
música del siglo XX o XIX esos niños tienen más posibilidades de ser amantes de la 
música contemporánea, así que creo que es importante dar la posibilidad a todo el 
mundo de aficionarse a la nueva música. 


En el 10 La música actual es difícil. La música ligera, popular es siempre 
simplona. Lo actual quiere decir complicado. Barce emite un juicio estético sobre la 
música ligera, la música de Wagner ya ha sido asimilada y es de una gran 
complejidad; Si es cierto que consideramos difícil todo lo que no es cercano a nuestro 
entendimiento, por lo que se necesita una educación para acercar y simplificar la 
escucha de la música del XX y XIX. Por otro lado existen músicas contemporáneas 
que tiene como característica la simplicidad recordemos los movimientos minimalistas 
o que son lenguajes muy intuitivos. 


En el 11 Unas gotas de empirismo: La remuneración del compositor. Después 
de citar múltiples trabajos alude a que la obra artística no es un trabajo sin rentabilidad 
social, Pero hoy en día es difícil encontrar a compositores que vivan de componer 
solamente. 


En el 12 Último aviso: no dejarse embaucar por los propagandistas de la 
subcultura. Tiene un planteamiento muy elitista de lo culto indicando lo que no es arte. 
Como ejemplos propone de esos subproductos a la gastronomía, a la alfarería, a los 
bailes primitivos y contorsionados, por lo tanto algunas de las coreografías del baile 
contemporáneo no son arte para Barce, y con respecto a la música ni el Jazz, ni la 
música de televisión, ni de cine que en muchos casos es maravillosa serían obras de 
la subcultura. 
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